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my  interest  in  creating  a  dialog  with  the  work  of  Antony  Gormley. 
Gormley’s early  figures  (fig. 4) are made  from plaster casts of  the artist’s 
body  which  are  then  overlaid  with  sheets  of  lead.  “He  has  spoken  of 
becoming  passive while  being wrapped  in  clingfilm  and  plastered  over, 
and the need to have the right pressure in his lungs as the plaster dries, to 
give  the  body  interior  space.  The  aim  is  not  personal  expressiveness  but 
the right relationship of space within and the outside the body (‘my work 
is  to  make  bodies  into  vessels  that  both  contain  and  occupy  space’).”2 
Intrigued by Gormley’s notion of making bodies  into vessels  that contain 
and occupy space and his physical relation to the work I set off to embrace  

























































































































































































































                                                
3 D. Eric Bookhart, “Thank You Sir May I Have Another,” Gambit Weekly, Vol. 30, No. 33, 
August 2009, 55. 
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in the bosom of the torso which it embraces. Two arms embrace one torso 
as the others are caught in a moment‑fighting, stretching out for help or as 
sign of rebellion. The multiplicity of legs are similarly frozen in an act‑ 
wrapping around, kicking backwards, spread open, and standing off 
balanced. It is unclear whether this is a moment of sexual ecstasy, 
frustration, joyful exhilaration, spiritual bliss, excruciating agony, or 
revolt.  
 
Figure 11.  Dialectic Within, 2009, packing tape and Saran wrap, dimensions 
variable 
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This work shows the discord between feeling and behavior, another 
aspect of the human condition. I wanted to transcend an emotional 
conflict; one of both love and violence that begins in the body and then 
becomes realized through action, which in turn becomes cathartic. I 
concluded that when these opposing emotions merge an abject code of 
communication is born, where disfigurement is struggling to be beautiful. 
I feel the resultant form successfully expresses this collision of emotional 
states and the body’s erratic manifestation of what is felt.  
Cutting straight to the point 
I have always considered how the media – television, internet, the 
printed word and image ‑ effects the human condition and the search for 
identity.  I initially adopted collage, using various magazines as source 
material, to sidestep a period of artist’s block. Though this practice was 
initially “the artist at play,” I realized I was using a medium that was 
about the media, and began to construct a visual vocabulary with it that 
incorporated both cultural and personal references.   With collage, I was 
able both to investigate the fantastic nature of the carnivalesque and the 
queering of identity, specifically as it is presented through the media. 
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Much like the carnivalesque, the resulting work lived in an uncanny and 
whimsical universe all its own, separate but linked to the work I had 
previously created.   
In addition, I have also worked to understand the history of collage, 
which is imbedded in the movements of Surrealism and Dada. This, in 
turn, has heightened my desire to create a dialog that pays homage to its 
predecessors and the traditions while simultaneously probing the position 
of collage in contemporary art. In keeping with the traditional notions of 
collage, I embrace incoherence, fragmentation, and disjunction. 
Concurrently, I combine the traditional methods of collage with unique 
non‑traditional methods, such as using pins and letting the cut outs float 
vicariously, instead of pasting them down. In addition, in more recent 
work, the final piece is a photograph of the collage which flattens out the 
work and melds it into one media. In my most recent work, I incorporate 
collage in an installation in which the spectator becomes implicated in its 
creation. Furthermore, it is my hope that these works not only coincide 
with the shared intentions of many female predecessors of Surrealism, 
which sought to construct an image of woman as a figure of agency and 
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transformation, but also to challenge societal ideologies, expose our shared 
cultural constructs both accepted and hidden, and ultimately bring to 
question formation of identity.  
I feel that I address these aspirations through the construction of my 
collages which are made in layers, each one cutting away part of the 
subject matter. The remainder is then combined with other images. Skin, 
for example, is cut away, so that only the outlines of human shapes 
remain. I feel my approach makes for perplexing shifts of identity and 
meaning within the different layers of the collages; these shifts, ultimately 
create a new reality. 
 
Figure 12. Untitled, 2007, collage, pins, Styrofoam, 12x12” 
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In Untitled, 2007 (fig. 12) reality is abstracted. I have cut away the 
facial and some body features and replaced them with an abstract, 
painterly image, in order to obscure the identity of the figures, allowing 
them to represent the “other.” In addition, I have re‑ordered the 
architecture and incorporated the abstract pattern used in the figures into 
it, giving an over‑all otherworldly feel to the setting.  
A similar eerie feel is carried over into the narrative. A female figure 
stands, off‑centered, in the foreground of the composition. She holds her 
head as if in distress as two ominous figures loom high at the center of the 
frame, appearing to be leaving the scene. Additionally, the paper is pinned 
onto Styrofoam, allowing edges to fold, slightly peel, and, as seen in the 
female figure, float vicariously, enhancing the awkwardness of the piece. 
Furthermore, the piece is left untitled, leaving out clues which could aid 
the viewer decipher the event which has unfolded. There is a sense of 
anxiety and tension brought on both by the restructuring and the 
ambiguous narrative. 
 
  In La La Land, 2010 (fig. 13), this anxiety is intensified. The 
imagery is particularly vibrant, sexual, and disturbing. There is a 
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schizophrenic sense brought on by the surreal feeling evoked and the 
ambiguity of the narrative. This discomfort is fostered likewise in the 
manipulation of the materials. The images are further distorted by folding 
and warping the cutouts and pinning them in place on to the styrofoam. 
Hair, for example, wraps around objects and the legs float and the feet are 
unhinged from the piece.  
 
Figure 13. La La Land, 2010, digital print, 12x12” 
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 In the end, the image is photographed and its final manifestation is a 
high gloss digital print in the original proportions of the collage. My 
process parallels the process used to make the original source material. 
Much like the manipulation of the models in the images (i.e. hair, make‑
up, and lighting effects), but also the way the photographs themselves are 
manipulated to make ideologically beautiful imagery. Yet, here I have 
taken this imagery and distorted it and made visible manipulations the 
incisions, pins are left in and grotesqueness of the process exposed.  
The title, La La Land, is derived from a slang term which refers to a 
precarious semiconscious state of mind, but it also means, as I found when 
I had a temporary residency at Otis College of Art, to the city of Los 
Angeles, in a sarcastic manner. At the time I made this piece, I was living 
in my studio, unable to afford the high cost of rent in LA, and in a 
complete state of flux, both physically and mentally. It was during this 
transitional period that I began an intense investigation of the fragility and 
temporality of my work and ultimately the psychological effect that 
manifests. 
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 I recalled my work (fig. 14‑15) that I had created during the early 
experimental stages with the transparent packing tape figures. The figures 
had balloons and collage incorporated in and on them. I utilized the 
seductive and glossy language of commercial photography found in 
magazines intending to produce works that probe the false promises of 
perfection. Magazine images of ideal eyes, lips and skin tone were taped to 
the transparent, plastic‑looking tape figures‑ sort of my twist on modern‑
day plastic surgery (fig.14). The resulting image subverts the pervasive 
language of the slick photography as it is used in advertising and 
publicity, creating edgy images that intrigue and disturb.  
    
  Figure 14. Medusa’s Gaze (detail), 2008                  Figure 15. Fix Me (detail), 2008 
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The use of balloons was also intended to push the idea of cosmetic 
alteration. Balloons were the breasts and stomach in Fix Me (fig. 15). The 
balloons were inflated during the initial presentation with the intention 
that as they lost air they would alter the shape of the figure and ultimately 
the reading of the work. Limbs were missing, an amputated breast was 
replaced with bulbous red balloons, and facial features that were visible 
through the use collage were sharply cut and overemphasized. All this 
added to the anxiety of the piece. In choosing to incorporate the collage 
sparingly, I emphasized the unfinished quality and furthered the feeling of 
anxiety. Mirrors implicated the viewer in the work, suggesting his or her 
own discomfort with identity and complicity in the consumption of the 
source material.  
These pieces had an unfinished and chaotic quality. I eventually felt 
that although the overall effect was extremely disturbing, aspects of this 
work were too heavy handed and literal. I abandoned it due to an 
unfavorable critique and my lack of critical art historical understanding, 
needed to ascertain and articulate its purpose. After a year of intense 
studies in critical art theory at Otis I began to understand the relevance of 
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these pieces. Furthermore, I began to surmise their importance in directing 
the trajectory of my work. 
  I realized that the collages I was making as mental diversions were 
linked to my original thoughts about identity and manipulation of the 
body. Installation, however was too removed. Though installation asks for 
interaction with the space, I had created spaces that were more like 
Baroque theater.  They were dramatic and appealed to the emotions, but 
they were separate, much like the surface of a painting or the “fourth wall” 
in theater that blocks true interaction with the audience. By using my own 
body in performance, I feel I can better address and explore the ongoing 
ways we build identity, and incorporate the viewer to complete the work.  
I am now focusing away from the traditional object and towards temporal 
and ephemeral performance based installation art, which I feel fulfills my 
artistic goals outlined in this thesis. 
Other artists like Marina Abramovic, Andrea Fraser, and Sophie 
Calle, have used performance to personally connect with the viewer. These 
artists have not hesitated to express deep feelings about the world, 
themselves, and the artist’s role. Drawing inspiration from events and their 
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own lives, and setting up situations that blur the division between art and 
life, these artists explore arts potential for transformation and catharsis.   
In her latest performance, The Artists is Present (fig. 16), Marina 
Abramovic sits silently in a chair throughout the day with museum 
visitors taking turns sitting across from her. The performance took place 
over the three months of the exhibition and was estimated to have lasted 
for a total of 716 hours and 30 minutes. Many who interacted were brought 
to tears, others simply sat contemplatively.  
 
Figure 16. Marina Abramovic, The Artist is Present, 2010 
 36 
My forthcoming performance for my thesis presentation shares 
certain themes/does similar things as performances by Marina Abramovic. 
For this piece, I will live in the gallery space for the duration of the show. 
The space will be divided in two: on one side will be a traditional gallery 
space where art will be shown, and on the other will be a living space/ 
studio that resembles my living/studio quarters in LA. My audience will 
be able to enter my space, interacting with me within it, as I work on 
pieces that will fill the traditional gallery space.  I intend to communicate 
that not only is human identity never finished – the changes are perpetual, 
as we seek and enact them ‑ the identity of art is never finished.  In both 
cases, context changes meaning.  Aspects of this performance will be 
undetermined until it is enacted; this too parallels the unpredictable nature 
of the human search both for self and meaning.   
 In retrospect, while my work has evolved over time, I see I have 
maintained a clear trajectory. Despite variations among my individual 
projects, I feel the perspective and formal language is evident throughout. 
Simultaneously, while the assortment of images and symbols I select may 
hint at an intentional subtext, my commitment remains to focus on 
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undefined narratives, as seen in many examples herein. Thus, my choices 
are intentional but the associated meanings are not, I leave this up to the 
viewer. I prefer to create work with little or no intention of communicating 
a specific idea, much to the chagrin of many critics searching for meaning 
behind the art. For me, it is more important to create something that is 
uncontrolled and unresolved, reflective of contemporary human condition, 
which I feel that my latest installation embodies. 
Conclusion 
My artwork typically addresses the subjects of death and dying, 
disquiet, chaos and tragedy, balanced with levity and by expressions of 
hope and beauty within the confines of a narrative.  My work engages the 
audience through its focus on the human condition, whether referring to 
the presumed relationship between my earlier, and more formally 
traditional sculptural works’ facile reference to figurative statuary, or the 
more recent body of work that employs imagery from the 
advertizing/fashion industry in the form of paper collage. My art has 
always stressed the psyche, rather than the physical sculptural object. I 
would also incur that my earlier sculpture deliberately looked backward 
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toward the art history of the Italian Renaissance and Baroque period and 
in deference to pre‑Freudian thought. My most current artistic endeavors 
incorporate current collage and installation art that quotes, reinterprets 
and re‑contextualizes Surrealism and Dada; a more recent direction in the 
modernist and contemporary culture. I continue to embrace the 
exploration of the manners in which the artist can present interactions and 
gestures existing within the artist can present interactions and gestures 
existing within our shared culture. It is my personal stance that the 
aesthetic experience can allow us to contemplate and reconsider who we 
are as individuals and how we progress as a shared culture.  I require 
access to the most broad and flexible framework in order to genuinely take 
as much into consideration as is feasible. My work combines natural and 
synthetic materials in order to create tension based upon dichotomy and 
the juxtaposition of opposites.  
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